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  Die meisten Kuenstler aus der Renaissance und aus dem Barock, an die man sich heute 
erinnert, sind Maenner, und man hat viele schriftliche Berichte von ihrer Bildung. Viele Leute 
denken an maennliche Kuenstler, wenn historische Kunst erwaehnt wird, aber das bedeutet nicht, 
dass weibliche Kuenstlerinnen nicht existiert haben; es gab weniger, und Kuenstlerinnen mussten 
kämpfen, um an der Welt der Kunst teilzunehmen. Trotzdem konnten manche Frauen erfolgreich 
als Kuenstlerinnen sein, wenn sie genug Ausbildung und Privileg hatten. 
 Catharina van Hemessen (1528-1580) und Adriaen Isenbrandt (gt. 1551) sind zwei 
flaemische Kuenstler der Renaissance, die Zeitgenossen waren. Beide Kuenstler arbeiteten mit 
Oelgemaelden und Platten oder Holz, weil diese die Medien der Wahl in Flandern statt 
Skulpturen oder Wandbilder1 waren. Beide Kuenstler waren Lehrlinge von Meisterkuenstlern. 
Ihre Werke waren von einer Anzahl von koeniglichen Hoefen ueberall in Europa sehr begehrt. 
Isenbrandt und van Hemessen hatten aenliche berufliche Geschichten, und sie waehlten auch 
aenliche Themen zu mahlen. Der offensichtliche Unterschied zwischen diesen zwei Kuenstlern 
ist, dass Isenbrandt ein maenlicher Kunestler war, der traditionell gelehrt wurde, und van 
Hemessen eine weibliche Kuenstlerin war, die, nur wegen Glueck, die Gelegenheit als Frau 
hatte, Mahlen zu studieren. Beide Isenbrandt und van Hemessen erschufen Gemaelde mit 
christlichen Themen und auch weltliche Portraets. Beide Arten von Gemaelden werden erforscht 
werden. 
                                                        
1 D. Solomon, (1994, Apr 27), The gallery: Northern renaissance artist redefined, Wall Street 
Journal Retrieved from http://ezproxy.umw.edu/login?url=https://search-proquest-
com.ezproxy.umw.edu/docview/398445961?accountid=12299 
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 Catharina van Hemessen (1528-1580) war die Tochter von dem flaemischen maniersten 
Maler2 Jan Sanders van Hemessen (1500-1566). 3 Nicht viel ist ueber das Ende des Lebens von 
Catharina bekannt. Sie wurde mit Kunst in Beruehrung gebracht. Spaeter wuerde sie in der 
Faehigkeit des Malens gelehrt.4 Weil Auszubildende normalerweise anfangen, wenn sie 
zwischen 9 und 14 Jahren alt sind, musste Catharina van Hemessen ihre Lehre in diesem Alter 
anfangen, und sie musste unter ihrem Vater fuer wenigstens 4 Jahre tranieren.5  Ihr Training 
bestand aus Uebungen, die als “fraglich” von vielen angesehen wurden, insbesondere fuer 
Frauen, weil sie maennliche Akte und das Sezieren von Kadavern studierte.6 Moeglichkeiten wie 
diese waren sehr selten fuer Frauen waehrend der Renaissance, insbesondere waren diese 
Uebungen eher neu in der Kunstwelt im Allgemeinen. Ihre Studie von maennlichen Akten half 
Catharina van Hemessen definitiv ein besseres Verstaendnis von Anatomie zu haben, und dies ist 
offensichtlich in ihren Gemaelden. 1554 heiratete sie den Organist von der antwerpischen 
Kathedrale7 und beide waren angestellt bei Mary von Ungarn, einer Regentin der Niederlande, 
die zu ihrem Hof in Spanien ging.8 Catharina van Hemessen ist die frueheste weibliche 
Kuenstlerin, deren nachpruefbare Kunstwerke noch existieren. Ungluecklicherweise existieren 
                                                        
2 Jacob Wisse, “Northern Mannerism in the Early Sixteenth Century,” Heilbrunn Timeline of Art 
History from Metropolitan Museum of Art, 
https://www.metmuseum.org/toah/hd/nman/hd_nman.htm 
3 “Catharina van Hemessen,” The National Gallery, 
https://www.nationalgallery.org.uk/artists/catharina-van-hemessen 
4 “Catharina van Hemmessen,” Elizabeth A. Sackler Center for Feminist Art at The Brooklyn 
Museum, 
https://www.brooklynmuseum.org/eascfa/dinner_party/heritage_floor/caterina_van_hemessen 
5 “Catharina van Hemessen,” Google Arts & Culture, 
https://artsandculture.google.com/entity/m0928s2?categoryid=artist 
6 Ibid. 
7“Catharina van Hemmessen,” Elizabeth A. Sackler Center for Feminist Art at The Brooklyn 
Museum, 
https://www.brooklynmuseum.org/eascfa/dinner_party/heritage_floor/caterina_van_hemessen 
8 Ibid. 
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nur zehn von ihren Werken noch heute.9 Eines davon ist ihr Selbstportraet, in dem sie an einer 
Staffelei sass. Sie wird als die erste Kuenstlerin betrachtet, die ein solches Selbstportraet (ein 
Portraet bei dem Artbeitsplatz) erschuf.10 Obwohl so wenige von ihren Kunstwerken noch 
existieren, trug van Henessan viele Errungenschaften zum Kanon der Kunstgeschichte bei, 
insbesondere als weibliche Kuenstlerin.  
 Adriaen Isenbrandt (s. 1551) von Burges wird von vielen fuer seine technische Faehigkeit 
bewundert, und wird als Standard von dem Antwerpmannerismus bekannt. 11 Sein Name ist zum 
ersten Mal 1510 in einem Dokument von der Burges Zunft der Maler und Sattelmacher 
aufgezeichnet, wobei Isenbrandt offiziell als Meister verkuendet wird.12 Isenbrandt diente auch 
als ein vindor (ein kleiner Beamter) und als gouverneur (ein Finanzbeamter) fuer die Zunft.13 
Zusaetzlich zu diesem Dienst zur Zunft betrieb Isenbrandt ein grosses Geschaeft, das 
Kunstwerke fuer beide die lokalen und auslaendischen Maerkte produzierte.14 Seine groessten 
Inspirationen waren Hugo van der Goes und Jan van Eyck, die zwei bedeutende Kuenstler der 
noerdlichen Renaissance waren.15 Isenbrandt heiratete zweimal, und seine zweite Frau gebar ihm 
drei Toechter, bevor Isenbrandt in seinem Haus in Burges am 21. Juli 1551 starb. Viele 
Gemaelde von Isenbrandt existieren noch heute, einschliesslich Triptychen, Genrebilder und 
Portraets mit religioesen und weltlichen Themen. Weil eine grosse Vielfalt der Gemaelde 
                                                        
9 Ibid. 
10 “Catharina van Hemessen,” Google Arts & Culture, 
https://artsandculture.google.com/entity/m0928s2?categoryid=artist 
11 Encyclopedia Britannica, 8th ed., s.v., “Antwerp Mannerists,” Chicago: Encyclopedia 
Britannica, inc., May 2018, accessed October 12 2018. 
12 “Adriaen Isenbrant,” National Gallery of Art, https://www.nga.gov/collection/artist-
info.1415.html. 
13 Ibid. 
14 “Man Weighing Gold,” The Metropolitan Museum of Art, 
https://www.metmuseum.org/art/collection/search/436722 
15 Ibid. 
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Isenbrandt zugeschrieben werden, glauben Experten, dass er fuer eine grosse Werkstatt 
verantwortlich war, die viele Artbeitskraefte beschaeftigte. Diese Werkstatt ist, wie so viele 
Gemaelde, Isenbrandt zugeschrieben.16  
 Eines von seinen Gemaelden, das in Subjekt und Stil mehr traditionell ist, ist Isenbrandts 
Mitte des 16. Jahrhunderts Kunstwerk Die Klage (Figur 1). Dieses Gemaelde ist ein Stueck von 
einem Triptychon, was die seltsamen Dimensionen von 12 um 5 Zoll erklaert. In diesem 
Gemaelde ist die Jungfrau Mary der Fokus der Komposition. Ihr weisses Kopftuch wird in der 
Mitte plaziert. Der Fall des Kopftuchs kommt runter zu Christs Schulter und richtet das Auge des 
Betrachters auf seinen abgemagerten Koerper. Christs Hautfarbe ist ein neutralisiertes, 
kraenkliches Grau, um seinen grausigen Tod zu zeigen. Seine Arme haengen lose herunter, 
waehrend Mary seine Brust und seinen Kopf anfasst. Das ist der Grund, warum sein Torso und 
seine Beine erscheinen, als ob sie aus dem Boden gezogen werden. Zwei Zeugen stehen hinter 
Mary (wahrscheinlich Johannes der Evangelist und Mary Magdalene, obwohl es unklar ist). 
Johannes sieht nach hinten die Jungfrau Mary mit einem ernsten Ausdruck an, waehrend Mary 
Magdalene ihre Augen von der Leiche schuetzt. Die Figuren sind unbeholfen geschichtet, und 
sie scheinen steif und es fehlt ihnen an Ausdruck; alle ihre Koepfe werden in dem gleichen 
Dreiviertel gezeigt. Die Figuren scheinen enttauescht von Christs Tod, statt davon am Boden 
zerstoert. Hinter den Figuren gibt es eine atmosphaerische Landschaft mit einem Huegel, ein 
paar Baueme und einem Felsblock. Die Blaetter der Baeume haben detallierte Schattierung, und 
dies erzaehlt, dass Isenbrandt sich dessen kleine Details neben den Figuren bewusst war. Einige 
kleine Voegel flogen hinter den Bauemen, gegen einen warmen blauen Himmel, der mit leicht 
                                                        
16 Ibid. 
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gemalten Wolken gesprenkelt ist. Weil es nicht so viel Details in der Landschaft gibt, ist es klar, 
dass Isenbrandts Fokus auf Christ und die Jungfrau Mary war.  
Christs Koerper, auf der anderen Seite, hat viele kleine und spezifische Details, wie 
dreckige Fuesse und verletzte Arme und Beine. Die kontrastierenden Farben von Marys Hand 
und Christs Brust betonen, dass er wirklich nicht am Leben ist, weil die Farbe von seinem 
Fleisch blasser als Marys ist. Es scheint, dass Isenbrandt nicht versucht hat, Christs Gesicht echt 
darzustellen. Stattdessen erlaubt er, dass das Gesicht in Schatten ertrinkt. Niemand hat eine 
genaue Anatomie ausser Christ, und Isenbrandt ignoriert wahrscheinlich die Anatomie von den 
Jungfrauen und von Mary Magdalene. Die Koerper der Frauen sind mit verschwommenen, 
dunklen Kleidung bedeckt. Isenbrandt war moeglicherweise mit weiblicher Anatomie nicht 
vertraut, waehrend sein Verstaendnis von der maenlichen Anatomie sehr gut war. Obwohl dieses 
Kunstwerk nicht allein stehen sollte, weil es Teil von einem Triptychon ist, ist das Kunstwerk 
nicht so wirksam wie eine Klageszene, weil es nicht genug emotionale Wirkung hat.  
Catharina van Hemessens Oelgemaelde von der Mitte des 16. Jahrhunderts Die Wehklage 
Christi (Figur 2) zeigt die gleiche Szene von Isenbrandts Die Klage. Van Hemmesens Gamaelde 
uebertrifft Isenbrandts in der Groesse, und steht um 90 Zoll hoch. Die Anordnung der Figuren 
erschafft eine sehr dynamische Zussamensetzung: Christ liegt vor allen mit seinen Armen 
ausgestreckt. Er richtet die Augen der Zuschauer auf Mary Magdalenes Gesicht. Mary 
Magdalenes Kopf deutet auf die Jungfrau Mary, deren Ausdruck verzweifelt mit Traenen in 
ihren Augen aussieht. Ihre Haende sind im Gebet gefaltet und mit ihrem Finger deutet sie auf 
den Mann in Gelb (der vielleicht ein Patron ist, der eine biblische Figur repreaesentiert). Der 
glatzkoepfiger Mann drapiert seine Hand ueber Christs Schulter und erlaubt es, dass Christ sich 
an ihn anlehnt. Johannes der Evangelist sitzt hinter ihnen und mit einer Hand umarmt er diese 
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Jungfrau Mary, und mit einer anderen Hand wischt er Traenen von seinen Augen ab. Es gibt 
viele besondere Details zu den Falten von der Kleidung, und Mary Magdalenes Kleid hat ein 
feines Muster von organischen Linien. Van Hemessens Aufmerksamkeit auf Details hilft uns, die 
Figuren in diesem Gemaelde zu identifizieren: Mary Magdalene hält in der Hand ein Glas der 
Salbe und sie hat ihre langen blonden Haare in Zoepfen gebunden.17 Johannes der Evangelist 
erscheint jung mit seinen langen, charakteristischen Locken.18 Christ selbst ist mit sehr akkurater 
Anatomie dargestellt, insbesondere in bezug auf seine Muskeln. Diese Genauigkeit kann 
Hemessens umfangreichem Training fuer maennliche Anatomie zugeschrieben werden: Das 
Studium der maennlichen Akten hat ihr geholfen, Christs versunkenes Fleisch genau 
darzustellen, und das Studium der Kadaver hilft mit der richtigen Platzierung von Muskeln und 
Knochen. Christs Magen ist eingestuertzt, um das Leid seines Koepers zu zeigen, und seine 
Wunden sind blutig. Sein Fleisch ist immer noch am Leben mit Farben, und sein Ausdruck zeigt 
mehr Leid als Tod; aber diese Eigenschaften, zusammen mit Christs lebloser Position und 
blutigen Wunden, zeigen, dass Christs Tod erst kuerzlich und schmerzlich war. Die Landschaft 
ist in einer traditionallen manieristischen Weise gemalt: alle die Figuren stehen im blauen 
Vordergrund mit einer Stadt und mit Bergen an einem gruenen Mittelgrund illustriert. Einen 
wirbelnden, schweren Himmel wird in den blauen Hintergrund gezeigt. Alle warmen Farben sind 
im Vordergrund benutzt, um ihn naeher zum Beobachter zu bringen. Das hilft, eine realistischere 
Perspektive zu schaffen. Die Figuren haben verschiedene Ausdruecke in verschiedenen 
Richtungen, nicht wie in Isenbrandts Gemaelden. Auf dem Huegel hinter Johannes der 
Evangelist stehen drei Kreuze neben einem Bach, der unter einem Abhang laeuft. Die Baeume 
                                                        
17 James Hall, Dictionary of Subjects and Symbols in Art (United States of America: Westview 
Press, 2008), 208-210. 
18 Ibid., 180.  
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und Straeucher haben detallierte Blaetter, die das Sonnenlicht reflektieren. Sogar der Felsen, auf 
dem Christ ruht, hat schimmernde Facetten. Hinter Mary Magdalene steht die helle Stadt von 
Neu Jerusalem19 in einem flaemischen Land von gruenen Pflanzen und blauen Bergen 
dargestellt. Es ist klar, dass van Hemessen viel von ihrer Fertigkeit und ihrem Herz ihrem Malen 
von biblischen Erzaehlungen widmete. Ueberall hat diese Kunstarbeit einen stark und bleibenden 
Eindruck wegen der hellen Farben und ausdrucksstarken Portraets des Gemaeldes. Vielleicht 
verspuert van Hemessen das Beduerfnis, dem Gemaelde so viel Anstrengung zu widmen, um 
sich selber als genau so faehig und gebildet im Kunstmachen als ihre maennlichen Gegenstuecke 
zu beweisen. 
 Die Figuren erscheinen dem Betrachter so genau und richtig, dass das Gemaelde ein 
effektives religioeses Werkzeug wird. Verglichen mit Isenbrandts Gemaelde von dem gleichen 
Subjekt (Figur 1) ist van Hemessens dynamischer und ansprechender; die Figuren sind 
definierter und lebensechter, und somit inspirieren sie ein starkes Gefuehl des Glaubens, was das 
ultimative Ziel von religioesen Gemaelden war. Das Training und die Einsicht, die van 
Hemessen von ihrem Vater erlangte, waren fuer ihre stilistische Entwicklung entscheidend, und 
es ist klar, dass dieses Training fuer ihren Erfolg als effektive Kuenstlerin unerlaesslich war. Sie 
wurde eine Kuenstlerin, die solche provokative Darstellungen von biblischen Erzaehlungen 
erschaffen konnte. Leider ist dieses das einzige verbleibende biblische Germaelde von Catharina 
van Hemessen. Die ueberall Qualitaet von van Hemessens Klageszene uebertrifft Isenbrandts in 
Drama, Zusammenzetzung und Ausfuehrung. Zu Insebrandts Verteidigung sollte erkannt 
werden, dass sein Gemaelde nicht allein stehen soll, weil es ein Teil von einem Triptychon ist. 
                                                        
19 “The Lamentation of Christ, Catharina van Hemessen,” Google Arts and Culture, 
https://artsandculture.google.com/asset/the-lamentation-of-christ/xwGD2cPFOuaHyw 
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Vielleicht mit den anderen Teilen waere es als religioeses Kunstwerk effektiver und vielleicht 
haette es Glauben inspirieren koennen, aber allein ist es im Vergleich zu dem von van Hemessen 
enttaeuschend.  
Beide Kuenstler waren auch fuer ihre weltlichen Portraets bekannt. Isenbrandt erschuf ein 
Portraet von einem Mann auf der Arbeit irgendwann zwischen 1510-1515. Es heisst Mann wiegt 
Geld (Figur 3) und war mit Oel auf Holz gemacht. Das Gemaelde ist 20 von 12 Zoll. Dieses ist 
eines der ersten bekannten Portraets, das jemand bei der Arbeit zeigt.20 Der Mann traegt teure 
Pelze und eine feine Skala in seinen Haenden, und die Skala wird benutzt, glaenzende Muenzen, 
die auf dem Tisch liegen, zu wiegen. Die Textur des Fells ist exquisit gemalt, mit kleinen, 
leichten Pinselstrichen, die sorgfaeltig plaziert sind, um ein realistisches Muster zu erschaffen. 
Sein rotes Hemd und detallierter weisser Kragen werden betont. Eine passende rote Manschette 
stosst von unter der Aermel des Pelzes hervor. Obwohl es nicht so viele Einzelheiten in der 
Textur des Huts gibt, geben die Schatten, die auf dem Gesicht geworfen sind, den Hut eine Art 
Wichtigkeit. Der Mann hat einen strengen Ausdruck, als ob er tief in Gedanken über seine Arbeit 
verloren waere. Er sitzt vor einer gruenen Wand, die der Farbe von dem Tisch vor ihm passt. 
Seine Haende und Gesichtszuege sind mit genauen Details gemalt, einschliesslich die Stoppeln 
auf seiner Lippe und seinem Kinn. Seine Physiognomie wird sehr genau gezeigt, damit andere 
Menschen ihn erkennen koennen, während die detallierte Schattierung auf seiner Nase die Form 
seiner Nase betont. Jedoch wird die Form der Arme und Schultern von seinem grossen 
schwarzen Gewand versteckt, was moeglicherweise nochmal Isenbrandts Mangel an Wissen von 
Anatomie zeigt. Das Portraet ist sehr einfach und woertlich, aber es ist sehr wirksam in seiner 
                                                        
20 “Man Weighing Gold,” The Metropolitan Museum of Art, 
https://www.metmuseum.org/art/collection/search/436722 
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Darstellung von Reichtum und von dem Beruf des Subjekts. Dieser ist ein Arbeiter, den man 
beim Spaziergang durch die Stadt sehen koennte. Was dieses Portraet so stark macht, ist, dass es 
eines der ersten Poraets ist, dass jemand bei der Arbeit zeigt. Dies wuerde ein beliebtes Thema 
fuer zukuenftige Kuenstler werden. 
Catharina van Hemessen erschuf ein aehnliches Gemaelde, aber das ihrige ist ein 
Selbsportraet. Gemalt im Jahre 1548 mit Oel auf Eiche zeigt van Hemessens Selbstportraet 
(Figur 4) van Hemessen im Alter von 20 an einer Staffelei bei der Arbeit. Ihr Blick weicht dem 
Betrachter aus, weil sie vielleicht das Subjekt beobachtet, das hinter dem Betrachter steht. Der 
Hintergrund ist dunkel, was van Hemessens Standort verheimlicht, aber der Betrachter kann 
doch viele Objekte mit verschiedenen Details sehen, einschliesslich die Falten und Farben in 
ihrer Kleidung und ihre kleinen Pinsel und ihre Palette in ihrer Hand, und auch die 
Maserungstexturen auf der Staffelei. Die Spitze ihrer Kopfbedeckung wurde von kleinen zarten 
Pinselstrichen gemacht. Catharina van Hemessen hat auch ein beeindruckendes Verstaendnis von 
ihren eigenen Gesichtszuegen, und sie stellt ein Portraet, das eine genaue Darstellung anbietet. 
Es ist moeglich, dass sie ihr Gesicht auf einer Weise aenderte, damit es guenstiger erscheinen 
wuerde – das war damals ueblich. Immerhin sind ihre Eigenschaften realistisch und 
ueberzeugend. Es ist ein sehr überzeugendes Portraet der damaligen Durchschnittsfrau. Nicht nur  
ist es ein schoenes, ausfuehrliches Portraet, sondern dieses Bild ist auch das erste Gemaelde von 
einer Kuenstlerin an ihrer Staffelei. Das wuerde eine sehr beliebte Art und Weise fuer Kuenstler, 
ihr eigene Arbeit zu thematisieren, und viele zukuenftige Selbstportaets imitierten diese 
Gestaltung. Catharina van Hemessen machte dieses Portraet, weil sie an ihre Leistungen als eine 
weibliche Kuenstlerin erinnern wollte.  
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Beide diese Kunstwerke sind aehnlich, weil sie das Thema von der Arbeit teilen. 
Isenbrandt wird als einer der ersten Kuenstler bekannt, der so ein Portaet gemalt hat. Deshalb 
kann man sagen, dass Isenbrandts Werk Mann wiegt Geld indirekt Catharina van Hemessens 
Portraet beeinflusst hat, weil Isenbrandts Werk die Tuer zur Arbeitsgenremalerei oeffnete. Van 
Hemessen haette auch andere Portraets von anderen Kuenstlern bei der Arbeit gesehen, weil die 
von Isenbrandts Portraet inspiriert wurden. Catharina van Hemessens Selbstportraet war nicht 
nur von Isenbrandts Portraet inspiriert, sondern es war an sich aeusserst innovativ. Es war 
vielleicht auch das erste Gemaelde, dass einen Kuenstler bei der Arbeit an einer Staffelei zeigt. 
Beide von diesen Kuenstlern trugen wichtige Neuerungen zu der Welt der Portraetgemaelde bei, 
und sie waren nicht nur von einander beeinflusst, sondern sie haben auch spaetere Renaissance- 
Maler und schliesslich den Kanon der Kunstgeschichte in der westlichen Welt beeinflusst. 
Innovationen wie diese sind fuer die Entwicklung von kuenstlerichen Stilen entscheidend. Wenn 
diese Innovationen Goenner befriedigten, verbreiteten sie sich ueberall in Gemeinschaften in 
Westeuropa, und bald danach wuerden Arbeitportaets in vielen anderen Laenden ausser Flanders 
gesehen werden. Innovation unter Kuenstlern und der konstante Zyklus von Kuenstlern, die 
einander inspirieren, ist fuer die Entwicklung von kuenstlerischen Bewegungen, neuen Studien 
und Techniken, und neuen Technologien imperativ. Die neuen Typen von Kunstwerken ist fuer 
das Erschaffen fuer Jahrhunderte spaeter noetig. 
Beide Adriaen Isenbrandt und Catharina van Hemessen hatten wichtige Karrieren, die die 
Entwicklung der flaemischen Renaissance beeinflussten. Beide Kuenstler tranierten ganz 
traditionell. Sie hatten ihre vier bis fuenf Jahre Lehrstellen, bevor sie ihre persoenlichen 
Karrieren angefangen haben, und beide Kuenstler waren fuer ihre erfolgreiche und innovative 
Portaetmalerei bekannt. Jedoch ist es erstaunlich, dass beide Kuenstler traditionell trainierten. Es 
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war sehr selten fuer flaemische Frauen, Kuenstlerinnen zu werden, weil sie keine Gelegenheit 
waehrend der Renaissance wegen der Geschlechterrollen in der europaeischen Kultur zu 
trainieren hatten. Frauen in dieser Zeit sollten sich auf haeusliche Aufgaben konzentrieren. 
Catharina van Hemessen hatte eine sehr einzigartige Gelegenheit, Kunst zu studieren, weil sie 
gluecklich genug war, als die Tochter des flaemischen Kuenstlers Jan Sanders van Hemessen 
geboren zu werden. Ihr Erfolg als Kuenstlerin kann teilweise, wenn nicht vorstaendig, ihrer 
privilegierten Gelegenheit, unter ihren Vater zu studieren, zugeschrieben werden. Die 
Ressourcen, die Catharina gluecklicherweise hatte, waren fuer ihre Entvicklung wichtig, aber es 
waren ihr eigenes Genie und ihre Innovation, die ihre erfolgreiche Karriere ermoeglichten. Ihr 
Mann arbeitete in einem ganz anderen Beruf, und am Ende arbeiteten sie Seite an Seite fuer 
Mary von Ungarn.21 Catharina van Hemessens Erfolg beweist, dass, wenn die Renaissancefrauen 
die gleichen Moeglichkeiten wie Maener gegeben werden, hatten sie nicht nur die gleiche 
Faehigkeit, sondern sie hatten sogar die Faehigket, die Maenner zu uebertreffen.  
Catharina van Hemessens Werdegang hat bestimmt dabei geholfen, Tuere fuer andere 
Frauen zu oeffnen, damit sie die Welt der Kunst betreten koennen. Zum Beispiel: 
Nachtunterricht im Zeichnen wurde fuer Leute nach dem Arbeitstag verfuegbar, und viele 
Gelehrte glauben, dass Frauen an diesen Klassen in manchen Teilen der Welt teilnahmen.22 
Ungluecklicherweise wurden Frauen von Gesetzen in Nordeuropa verhindert, Kunst zu 
erschaffen, sogar in der Barockperiode. Das ist bedauerlich, aber einige Frauen konnten die 
Regeln umgehen, und konnten erfolgreiche kuenstlerische Karrieren fuehren. Ein perfektes 
                                                        
21 “Catharina van Hemmessen,” Elizabeth A. Sackler Center for Feminist Art at The Brooklyn 
Museum, 
https://www.brooklynmuseum.org/eascfa/dinner_party/heritage_floor/caterina_van_hemessen 
22 Frances Borzello, A World of Our Own: Women as Artists Since the Renaissance (New York: 
Watson-Guptill Publications, 2000), 55. 
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Beispiel davon ist Maria Sibylla Merian. Ihre Karriere machte nicht nur einen Aufprall in die 
Kunstwelt, sondern auch in der Wissenschaftswelt. Merian erschuf Gravuren von Blumen und 
Insekten, die sehr realistisch waren. Naturwissenschaftler interessierten sich fuer Merians 
Kunstarbeiten.23  
Maria Sibylla Merian wurde 2. April, 1647 in Frankfurt geboren. Zu dieser Zeit war 
Deutschland immer noch Teil von dem Heiligen Roemischen Reich. Ihr Vater, der beruehmte 
Illustrator Mattheus Merian, starb als Merian nur drei Jahre alt war. Deswegen wurden Merian 
und ihr Halbbrueder von Merians Mutter und Stiefvater, Stillebenmaler Jakob Marrel, erzogen.24 
Merian selbst studierte unter dem Frankfurt Stillebenmaler Georg Flegel, und unter dem 
niederlaendischen Maler Jan Davidsz de Heem.25 Merians Familie bestand aus gutgebildeten 
Handwerkern und Handwerkerinnen seit dem 15. Jahrhundert. So war sie immer von Frauen 
umgeben, die neben Maennern arbeiteten.26 Merian wurde nur von dem Kunstwerk ihres Vaters 
indirekt inspiriert, sowie durch sein Vermaechtnis als Illustrator, als auch durch seinen 
beruehmten Verlag, der Gemaelde, Entwuerfe, Gravuren, und Buecher produzierten.27 Merians 
kuenstlerisches Training wurde von ihrem Stiefvater uebersehen, und sie arbeitet neben zwei von 
seinen Lehrlingen: Johann Andreas Gaff und Abraham Mignon.28 Man glaubt, diese drei 
Maenner hatten den groessten Einfluss auf Merians kuenstliche Entwicklung. Gaff wurde von 
                                                        
23 Kurt Wettengl, Maria Sibylla Merian: 1647-1717, Artist and Naturalist (Frankfurt: Verlag 
Gerd Hatje, 1998), 19. 
24 Kara Rogers, “Maria Sibylla Merian,” Encyclopædia Britannica, March 29 2019, 
https://www.britannica.com/biography/Maria-Sibylla-Merian 
25 Kurt Wettengl, Maria Sibylla Merian: 1647-1717, Artist and Naturalist (Frankfurt: Verlag 
Gerd Hatje, 1998), 15. 
26 Ibid., 14. 
27 Ibid., 15. 
28 Ibid., 15. 
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Merians Stiefvater von 1653 bis 1658 angestellt,29 und Merian heiratet Gaff spaeter im Jahre 
1665.30 Merians kuenstliches Training ist als typsich fuer die Tochter eines Kuenstlers bekannt. 
Nachdem ihre Lehre beendete, reiste sie nicht auf der Suche nach Arbeit.31 Dank ihrer 
Verbindungen zum Verlag und zu der Werkstatt ihres Stiefvaters gab es doch für Merian 
verschiedene Moeglichkeiten, ihre Kunst weiter zu entwickeln. Deshalb hat ihre Unfaehigkeit, 
nach Arbeit zu suchen, ihre kuenstliche Entwicklung nicht benachteiligt.32 
Ihr Interesse an Natur wurde angezuendet, als sie erst sechs Jahre alt war. Zu dieser Zeit 
wurde das Buch Naturgeschichte der Insekten von John Johnstonan geschrieben und von dem 
Verlag von Merians Vater veroeffentlicht.33 Es gab dabei Abbildungen von Schmetterlingen, 
Motten und Raupen, die Merian sehr interessant fand. Als sie ein Kind war, sammelte sie 
Insekten und andere natuerliche Exemplare fuer ihren Stiefvater fuer seine Kompositionen.34 
Dies erklaert Merians intensive Leidenschaft fuer die Natur. Merian begann ihre kuenstliche 
Karriere mit traditionellen Gemaelden; viele davon stellen Blumen dar. Spaeter nutzte sie ihre 
Kompetenzen, um realistische Darstellungen von Pflanzen und Tieren zu schaffen. 1670 zogen 
Merian, ihr Mann Gaff, und ihre erste Tochter in ein kleines Haus in Nuernberg, wo sie bis den 
Tod ihres Stiefvaters im Jahre 1681 wohnten.35 Waehrend dieser Zeit produzierte Merian Kunst 
fuer kuenstliche, wissenschaftliche und kommerzielle Gruende. Zur gleichen Zeit zogen sie ihre 
                                                        
29 Ibid., 16. 
30 Kara Rogers, “Maria Sibylla Merian,” Encyclopædia Britannica, March 29 2019, 
https://www.britannica.com/biography/Maria-Sibylla-Merian 
31 Kurt Wettengl, Maria Sibylla Merian: 1647-1717, Artist and Naturalist (Frankfurt: Verlag 
Gerd Hatje, 1998), 16. 
32 Ibid., 16.  
33 Ibid., 16. 
34 Kara Rogers, “Maria Sibylla Merian,” Encyclopædia Britannica, March 29 2019, 
https://www.britannica.com/biography/Maria-Sibylla-Merian 
35 Kurt Wettengl, Maria Sibylla Merian: 1647-1717, Artist and Naturalist (Frankfurt: Verlag 
Gerd Hatje, 1998), 18. 
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Kinder gross.36 Trotz Merians frueheren Erfolgs behinderten Gesetze waehrend dieser Zeit 
Merians Kreativitaet, weil sie in Thema und Materialien begrenzt war. Der Nuernberg “Malers 
Code” verbot Frauen, Oelfarbe zu benutzen.37 Sie wurde systematisch verboten, Oelgemaelde zu 
schaffen. Immer noch hatte Merian eine legale, kreative Möglichkeit, weil Frauen mit 
Aquarellen und Pergament Blumenkompositionen malen konnten.38 Merian produzierte ein Buch 
von Stickmustern fuer grossbuergerliche Frauen, das Blumenbuch heisst.39 Obwohl dieses Buch 
fuer kommerzialle Zwecke geschrieben wurde, war es immer noch eine kreative Möglichkeit 
fuer Merian, ihr Handwerk zu ueben. Das Buch wurde spaeter mit 36 Kupferplatten und einem 
Vorwort veroeffentlicht.40 
Gelehrte interessierten sich anfaenglich fuer Merians Werk als Naturalistin mit der 
Produktion von ihrem Neue Blumenbuch, weil sie von den genauen Darstellungen beeindruckt 
wurden.41 Marien brauchte nicht, Wissenschaftlerin zu werden. Mit ihrer extremen 
Aufmerkamseit und Genauigkeit der Darstellungen von Pflanzen und Tieren unterschied sich ihr 
Werk  von anderen Kunstwerken von ähnlichen Themen. Merian studierte systematisch Insekten 
und Blumen, die sie in einem Garten in der Nähe von Kaiserberg hatte, und sie besuchte diesen 
Garten, um bestimmte Examplare zu finden.42 Endlich wurde sie von ihrer Neugier auf die 
Entwicklung der Insekten hingerissen, und sie begann ihre eigene Forschung zu betreiben. In 
                                                        
36 Ibid., 18. 
37 Ibid., 19. 
38 Ibid., 19. 
39 Ibid., 19. 
40 Kara Rogers, “Maria Sibylla Merian,” Encyclopædia Britannica, March 29 2019, 
https://www.britannica.com/biography/Maria-Sibylla-Merian 
41 Kurt Wettengl, Maria Sibylla Merian: 1647-1717, Artist and Naturalist (Frankfurt: Verlag 
Gerd Hatje, 1998), 19. 
42 Ibid., 20.  
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einem Brief an einen Kollegen beschrieb sie den Uebergang ihrer Interessen von Aesthetik zu 
Wissenschaften: 
“I found great numbers of this large, gold, yellow and black 
caterpillar… in the grass at the moat in Altdorff… when I went up to my 
garden to view the flowers and to look for caterpillars, I found a great deal of 
green slimy deposit on the green leaves of the golden-yellow lilies; so I 
decided to find out where that slimy deposit came from; Then I found in the 
deposit a great many small, red, round creatures, like small beetles, sitting with 
their heads very close together and completely immobile, even when I touched 
them roughly. I then took very many of them home, together with the leaves, in 
order to investigate what would become of them…”43 
 In diesem Abschnitt ist es klar, dass Merian sich auf die Aesthetik der Kreaturen 
konzentiert, weil sie wichtige Einzelheiten von dem Aussehen der Insekten beschreibt. Ihre 
Entscheidung, die kleinen kaeferartigen Kreaturen mit ihr zu nehmen, zeigt, inwiefern ihr Fokus 
von Aesthetik zur Wissenschaft wechselte. Merians erste Publikation, die als wissenschaftlich 
betrachtet wurde, ist das Raupenbuch, im Jahre 1650 veroeffentlicht. Es enthält 50 Platten von 
Raupen und Schmetterlingen waehrend ihre verschiedenen Entwicklungsstufen, einschliesslich 
Eier und Kokons. Ihre kuenstlerischen Talente waren in diesem Buch immer noch klar: Merian 
benutzte ihre kuenstlerische Freiheit, um die Illustrationen von den Insekten so zu komponieren, 
dass sie auf Blaettern oder verschiedenen Pflanzen saßen und lagen. Das war einzigartig fuer 
                                                        
43 Ibid., 20-21. 
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diese Art von wissenschaftlichen Illustrationen.44 Dies gab auch Kontext zum Leben der 
Insekten. Dadurch erschien sie lebensechter und ueberzeugender.  
 Nachdem sie die wissenschaftliche Gemeinde mit ihren eigenen Studien und 
Publikationen beeindruckt hat, ging Merian 1669 auf eine fünfjährige Expedition nach Suriname, 
Suedamerika mit ihrer Tochter, Dorothea Maria, um neue Pflanzen und Insekten zu studieren. 
Uenglucklicherweise, wegen unerwarteter Krankheit, mussten Merian und ihre Tochter nach 
Amsterdam von ihrer Expedition nach nur zwei Jahren zueruckkehren (wo sich Merian nach 
ihrer Scheidung von Gaff ansiedelte).45 Im Jahre 1705 veroeffentliche Merian das, was man als 
ihre wichtigste Arbeit betrachtete: Metamorphosis insectorum Surinamensium. Das Buch hat 60 
Gravuren, die die Entwicklung von vielen Insekten in Suriname illustriert, die sie beobachtete. 
Die Insekten wurde in der Nähre ihrer Wirtspflanzen gezeigt, und dabei beschrieb Merian jede 
Stufe von der Entwicklung der Insekten.46 Dieses Buch ist auch dafür bekannt, dass es eines der 
ersten illustrierten Buches über Surinames Naturgeschichte ist.47 
 Laut ihrer Biografie ist es schwer zu bestreiten, dass Merian eine erfolgreiche Karriere 
hatte. Wegen ihrer Talente, Widmung und Privilegien war sie in der Lage, ihre wichte Arbeit zu 
produzieren. Davon abgesehen ist es wichtig, an Merians traditionelles Training und haeusliche 
Anfaenge zu erinnern. In Merians 1675 Gemaelde Aquarellstudie einer Rose (Figur 5) kann man 
sehen, dass, auch wenn Merian auf haeuslichere Medien wie Aquarell und Pergament begrenzt 
war, war sie immer noch faehig, eine ueberzeugende Darstellung einer Rose zu erschaffen. Jedes 
Bluetenblatt wird mit starken Linien auf rosa und gelb zärtlich umrissen und sanfte 
                                                        
44 Ibid., 21-22.  
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Schraffurlinien erschaffen Tiefe und Bewegung mit jedem Bluetenblatt. Die Mitte der grossen 
Blume wird mit einer leichten Tönung von gelb gefuellt, um einen orangefarbenen Farbklang zu 
erschaffen, was eine warme Lichtquelle andeutet.  
Die Form des gruenen Stamms ist sehr organisch und erfolgreich beim Zeigen der 
Bewegung, und obwohl er so duenn ist, hat der eine staerke Farbqualitaet, die die Dimensionen 
des Stammes zeigt. Jede Ader ist mit einer etwas staerkeren Anwedung der Farbe (im Vergleich 
zu dem Koerper des Blatts) gemalt. Sogar die Dornen haben Farbqualitaeten, obwohl die sehr 
klein sind. Jeder Dorn ist sehr genau plaziert, mit sogar viel Platz zwischen ihnen. Vielleicht ist 
der realistischeste Teil der Blume die Blume der knospenden Rose, wobei die gruene Basis die 
meisten Farbqualitaet und die realistischesten erscheinenden Dornen hat. Die Dornen sind von 
verschiedenen Groessen und Farben, aber sind immer noch voneinander regelmäßig getrennt. 
Die kleine Rose ist auch mit dunkelrosafarbenen Linien und weichen weissen Straehnchen 
schoen schattiert. Dieses besondere Kunstwerk ist noch beeindruckender, weil Merian 
ausschliesslich mit Aquarell malte. Mit Aquarellen zu malen ist anspruchvoller als mit 
Oelgemaelden, und Merian hatte eine sehr ruhige Hand haben müssen, um so eine schoene und 
detallierte Darstellung der Rose zu erschaffen. Merians Widmung zur Kunst ist klar, weil sie 
immer noch die Moeglichkeiten fand, erfolgreiche Kunstwerke zu schaffen, trotz der Gesetze 
gegen Künstlerinnen. Die Buecher, die Merian veroeffentlichte, bestanden aus Gravuren, aber 
Merians bescheidene Anfaenge sind in dieser Aquarellmalerei klar zu sehen. Die zeigt ihre 
intensive Leidenschaften.  
 Merian entwickelte ihre intensive Aufmerksamkeit auf Detail in ihren spaeteren 
Veroeffentlichungen weiter. Diese Aufmerksamkeit hat viele Gelehrte urspruenglich angezogen. 
Im Jahre 1705 veröffentlichte sie eine handgefaerbte Kupfergravur in ihrem Buch 
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Metamorphosis insectorum Surinamensium, die Metamorphose eines Schmetterlings heisst 
(Figur 5). In dieser Gravur arrangierte Merian vorsichtig alle vier Stufen des Lebens von einem 
Schmetterling um einen Zweig mit gruenen Blaettern. Auf der Unterseite des Zweigs hängt ein 
kleiner orangenfarbener Sack neben einem kleinen braunen Kokon. Ueber dem Kokon streckt 
sich eine Raupe dem Zweig entlang. Die Raupe ist schwarz mit einem weisse Streifen auf der 
Seite. Jede Sektion der Raupe wird durch Grüntöne getrennt, die die Gelenke der Raupe 
darstellen. Jede Sektion hat auch viele kleine, scharfe, schwarze Beine. Ihr Gesicht ist klein und 
rot, und sie erregt mit der intensiven Farbe und dem Glanz die Aufmerksamkeit des 
Beobachters,. Die Farbe und der Glanz deuten auf Sonnenschein hin. Merian fuegte spielerisch 
Loecher in die Blaetter hinzu, um zu zeigen, wo die Raupe gegessen hatte. Endlich stellt Merian 
zwei Schmetterlinge mit offenen Fluegeln dar. Einer davon ruhte auf einem Blatt rechts von der 
Raupe. Beide Scmetterlinge werden mit extremen Details und mit genauen Marken und genauem 
Muster gezeichnet. Obwohl man eine leichte Steigerung in Merians Fertigkeit zwischen ihrer 
Aquarellmalerei und Kupfergravur sehen kann, sind Merians Widmung und Talent durch ihre 
gesamte kuenstlerische Karriere unbestreitbar. 
 Mit ihrem Kunstwerk hat Merian sicherlich ihre beeindruckende Karriere und ihr 
wichtiges Erbe verdient, die Frauen in der Kunstwelt und der Wissenschaftswelt fuer 
Jahrhunderte inspiriert haben. Jedoch ist dies fuer Kuenstlerinnen nicht immer der Fall; es gab 
Faelle von Kuenstlerinnen, die, trotz Talent und Innovation, ihre Vermaechtnisse im Laufe der 
Zeit wegen falscher Zuschreibung, Nachlaessichkeit und Sexismus verlieren. Ein perfektes 
Beispiel davon ist die flaemische Kuenstlerin Michaelina Wautier. Es gibt fast keine Information 
ueber Wautiers Biografie; wir wissen nur, dass sie die Schwester von Kuenstler Charles Wautier 
war, dass sie aus Mons, Belgium, kam, dass sie im Jahre 1659 nicht verheiratet war, und dass sie 
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neun Kunstwerke zwischen 1642 und 1659 erschuf.48 Heute ist Wautier fuer ihre Ambition 
bekannt, weil sie Kunstwerke in einer Vierzahl von Subjekten, wie z.B. Portraets, 
Genregemaelde, Historischegemaelde, und Religioesgemaelde, fertigstellte. Die andere 
Kuenstlerinnen in dieser Arbeit arbeiteten nicht in so viele Genres. Kunsthistorikerin Katlijne 
van der Stighelen schrieb, “The exceptional nature of the compositions, which show the 
influence of French Classicism as well as Italian and Flemish work, has often in the past 
hindered their accurate attribution. In this sense Woutier is a victim of her own versatility.”49 
Bestenfalls wurden ihre Kunstwerke ihrem Bruder Charles zugeschrieben,50 der wenigstens den 
gleichen Namen und aenliche Erziehung hatte; schlimmstenfalls wurden ihre Kunstwerke 
Artemesia Gentileschi zugeschrieben,51 die von einer anderen Nationalitaet ist. Gentileschi 
arbeitete als Künsterlin Hunderte von Meilen von Wautiers Heimatort, Bons, entfernt. 
Gluecklicherweise haben Kunsthistoricker vor kurzen Wautier ihre Kunstwerke korrekt 
zugeschrieben. Heute ist sie fuer die Risiken, die sie als Kuenstlerin eingegangen ist, verehrt. 
Unglücklicherweise wissen wir immer noch sehr wenig ueber ihre Biografie und Bildung, nur 
weil Wautier eine flaemische Frau war. 
 Gemaelde mit Themen von den Klassikern, Religion, und Genre sind sehr verbreitet, und 
sind haeufig ein Teil des Kanons der Kunstgeschichte. Wautier war sehr mutig als Kuenstlerin, 
weil sie diese Subjekte zu einer Zeit gemalt hatte, als Frauen waren, laut Kunsthistoriker Pierre-
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Yves Kairis, “at best tolerated for painting flowers.”52 Vielleicht ist Wautiers mutigstes 
Kunstwerk ihr Gemaelde Sieg von Bacchus (Figure 6). Das Smithsonian behauptet, dass das 
Gemaelde zwischen 1643 und 1659 gemalt wurde,53 aber andere Quellen behaupten, dass das 
Datum unbekannt sei. Im Zentrum des Gemaeldes liegt Bacchus, der Gott des Weines. Er wird 
mit Trauben von einem nackten Anhaenger gefuettert. Er ist von Akten, beide Maennern und 
Frauen, umgeben. Bacchus selbst ist nackt, und seine Anhaenger feiern oder dienen ihn. Die 
Landschaft ist dramatisch mit Sturmwolken in der Ferne, und der Mittelgrund ist gedeckt. Der 
Vordergrund ist dunkel, als ob die Sonne versteckt wäre. Man glaubt, dass Wautier selbst in 
diesem Gemaelde ist; sie wird als eine weibliche Anhaengerin in rosa dargestellt, die mit ihrer 
enthüllten Brust dem Blick des Betrachters begegnet. Dieses Gemaelde ist sehr dynamisch mit 
lebensechten Figuren, die eine Vielfalt von Ausdruecken zeigen. Es ist ein aufregendes 
Gemaelde zu sehen, nicht nur wegen des Dramas, das es zwischen den Figuren gibt, aber auch 
wegen der satten Farben und dynamischer Landschaft. 
 Einige Leute beschreiben dieses Gemälde als Wautiers groesstes Kunstwerk.54 Obwohl 
das Gemaelde wegen technischen Fähigkeiten schön ist, ist es auch bemerkenswert, weil es Akte 
darstellt. Zu dieser Zeit durften Frauen keine Akte studieren und 200 Jahre mussten vergehen,  
bevor das erlaubt wurde. Das bedeutet, dass Wautier irgendwie waehrend ihrer kuenstlerischen 
Ausbildung die Gelegenheit hatte, Akte zu studieren, und moeglicherweise zeichnete sie sogar 
vom Leben mit Live-Modellen. Man kann vermuten, dass Wautier neben ihrem Bruder studierte, 
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aber ohne irgendwelche Beweise können Historiker nie sicher sein. Die Anatomie, inbesondere 
die von Bacchus, ist sehr genau; man kann jede Falte der Muskeln und Haut erkennen. Sogar das 
Fleisch von dem älteren Mann, der den Wagen, auf dem Bacchus sitzt, schiebt, ist genau mit 
seinen hängenden Brustmuskeln und lockerer Haut gemalt. Zusammen mit seinem grauen Bart 
zeigt die Anatomie des Mannes klar sein Alter. Wautier hatte maennliche Anatomie studieren 
muessen. Noch ein intensiver Aspekt ist die Darstellung von einem weiblichen Akt ganz rechts, 
von den meisten glauben, dass sie die Kuenstlerin ist.55 Sie starrt den Blick den Betrachters 
direkt an. Wenn diese tatsächlich die Kuenstlerin ist, ist dies eine sehr mutige Aussage. Sie 
drueckt ihre Staerke und Sexualitaet aus. Es ist ein Symbol der Sexualitaet, wenn ein Subjekt in 
einem Portraet direkt in die Augen des Betrachters blickt. Die enthüllte Brust unterstuezt dieses 
Symbol. Dieses Gemaelde zeigt, dass Wautier sehr starke Gefuehle ueber die Roller der Frauen 
in der Kunst hatte, und ihre Gefuehle sind  in unserem heutigen politischen Klima kristallklar. 
Aus einer Vielzahl von Gruenden ist Sieg von Bacchus (Figur 7) ein extrem kraftvolles 
Gemaelde.  
 Wautier war nicht nur mutig, um mutig zu sein; sie war auch klug mit ihrer Kombination 
von Malstilen. In ihrem einzigartigen Gemaelde (1650) Saint Joseph haelt Weisse Lilien (Figur 
8) benutzte Wautier wunderliche Eigenschaften von Genrebildern in ihrer Darstellung von einer 
religioesen Figur. Auf dem ersten Blick sieht das Gemaelde so aus, als ob es ein normales 
Genrebild wäre. Es zeigt einen normalen Mann, der Blumen vor einem einfachen Hintergrund 
traegt. Er sieht aus wie ein Mann, der leicht übersehen wird. Die Lilien im Bild deuten an, dass 
der Mann Saint Joseph ist.56 Seine Gewand, seine Gesuchtszuege, und sein Bart haetten von 
                                                        
55 Ibid. 
56 James Hall, Dictionary of Subjects and Symbols in Art (Colorado: Westview Books, 2008), 
181. 
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anderen Joseph Darstellungen sein koennen, die Wautier in ihrem Leben gesehen hatte. Die 
Kleidung des Mannes sind auch nicht zeitgenoessisch, und dies ist ein anderes Kennzeichnen, 
dass er Joseph ist. Es gab auch eine leichte Veränderung in der Textur, durch die ein Kreis um 
die Figur erscheint. Dies koennte einen Nimbus darstellen, der die Heiligkeit von Joseph 
impliziert. Wautiers Verwendung von einer religioesen Figur in einem Genrebild zeigt, dass 
Wautier im religioesen Symbolismus sehr gebildet war, und sie zeigt dies durch das einzigartige 
Gemaelde. Obwohl dies nicht so mutig und gewagt wie Sieg von Bacchus (Figur 7) ist, macht 
Saint Joseph haelt Weisse Lilien (Figur 8) immer noch eine eindeutige Aussage ueber Wautiers 
Wissen und persoenliche Ueberzeuzungen ueber ihre Persoenlichkeit und Bildung.  
 Die Erziehung, die Kuenstlerinnen waehrend der Renaissance und Barockperiode 
bekamen, hing ganz von Glueck ab, und auch wenn alle Teile zusammenpassten, wurden die 
Kuenstlerinnen moeglicherweise nie richtig anerkannt, oder einfach vergessen, wegen der 
fehlenden Dokumentation, weil Frauen als unwichtig gesehen wurden. Catharina van Hemessen, 
Merian Sibylla Merian und Michaelina Wautier hatten sehr viel Glueck als weibliche Frauen, die 
kuenstlerische Ausbildungen in Nordeuropa genoßen, sogar waehrend einer Zeit, als es den 
Frauen nicht gestattet wurde, Kunst zu studieren. Ihre Vermaechtnisse erschufen nachhaltige 
Effekte auf dem Kanon der Kunstgeschichte. Sie haben einen Präzedenzfall geschaffen, wobei  
Frauen Kunst studieren können, und ihre Geschichten unterstützen immer noch den Kampf um 
Gleichberechtigung fuer Frauen in der heutigen Welt. Historiker entdecken immer noch mehr 
Informationen ueber weibliche Kuenstlerinnen der Vergangenheit, wie zum Beispiel über 
Wautier. Es gab professionelle Akademien in der Kunstwelt waehrend der Renaissance und 
Barockperiode, aber im Barockzeitalter wurden auch wenigere formelle Akademien gegründet, 
die Künstler und Künsterlerinnen die Gelegenheit gaben, in der Nacht aus dem Leben zu 
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zeichnen. Man glaubt, dass viele aufstrebende Kuenstlerinnen an diesen Kursen teilgenommen 
haben.57 Merian, van Hemessen und Wautier sind gegen die Regeln verstoßen, um ihrer 
Leidenschaft für die Kunst nachzugehen. Ohne diese Frauen gäbe es weder so viele wunderbare 
Kunstwerke von Kuenstlerinnen noch so viele Moeglichkeiten fuer Frauen, Kunst zu studieren. 
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Figur 1: Adriaen Isenbrandt, Die Klage, Öl auf Holz, Mitte 16. Jahrhundert, 12 x 5 Zoll 
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Figur 2: Catharina van Hemessen, Die Klage Christi, Öl auf Holz, Mitte 16. Jahrhundert, 90 Zoll 
groß 
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Figur 3: Adriaen Isenbrandt, Mann Wiegt Geld, 1510-1515, Öl auf Holz, 20 x 12 Zoll 
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Figur 4: Catharina van Hemessen, Selbstporträt, Öl auf Holz, 1548, 12 x 10 Zoll 
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Figur 5: Maria Sibylla Merian, Aquarellstudie einer Rose, 1675. 
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Figur 6: Maria Sibylla Merian, Metamorphose eines Schmetterlings, aus Metamorphosis 
Insectorum Surinamensium, Tafel XX. 1705 
 
 35 
 
Figur 7: Michaelina Wautier, Sieg von Bacchus, zirka 1643 - 1659 
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Figur 8: Michaelina Wautier, Saint Joseph haelt Weisse Lilien, 1650. 
 
 
